



























como  principal  estrategia metodológica  en  el museo.  En  un  contexto  en  el  que  los 
















This  article  presents  an  art‐based  project  that  explores  the  visual  arts  as  main 
pedagogical  strategy  at  the museum  educational  actions. Museums  and  art  centers 
perceive visitors as active  interpreters who make  their meanings based on  their self‐
experiences,  preferences  and  sense  of  identity;  in  this  current  context,  the  Artistic 
Teaching‐learning Methodologies define a pedagogical model based on artistic creation 
and participative actions which allow visitors and educators  to approach artworks by 
means  of  horizontal  and  personal  methods.  The  experience,  carried  out  at  the 
Museum‐Name, is presented with a double objective: to analyze this methodology as a 
possible main  strategy  in  the museum pedagogical activities, as well as  to explore a 
new ways of approaching exhibitions, especially when working with young audiences. 




desarrollo  de  las  programaciones  al  ser  entendido  como  interprete  activo  que 
construye significados a partir de su experiencia y relación con  los espacios y objetos 
culturales (Montero Sierra, 2018; Stylianou‐Lambert, 2010). Así, las exposiciones ya no 
se  conciben  como  producciones  para  ser  contempladas,  sino  como  espacios 
transformadores donde nociones como experiencia, intervención y aprendizaje dirigen 
a  las  instituciones  culturales  hacia  modelos  no  objetuales  en  los  que  debates, 
conferencias o  lecturas son concebidos como elementos propios de  la actividad y no 




de  Andalucía)  que  ha  desarrollado  7  ediciones  desde  2013,  Ni  arte  ni  educación 
(Matadero Madrid, 2015),  Sin  título  (Fundación  Telefónica, 2015),  En  los Cantos nos 
diluimos  (Sala  de  Arte  Joven  de  Madrid,  2016)  y  Lección  de  Arte  (Museo  Thyssen‐
Bornemisza, 2017‐2018). 
Sin  embargo,  este  giro  no  se  ha  limitado  al  ámbito  expositivo,  sino  que  en  los 
departamentos  pedagógicos  de  los  museos  y  centros  de  arte  también  se  están 
desarrollando  programas  que  invierten  el  patrón  educador‐visitante,  otorgándole  al 




constituyen  formas  de  acompañamiento  y  acercamiento  a  las  artes  centradas  en 
modelos  de  negociación  y  creación  colaborativa  en  las  que  se  promueve  una 
participación  más  relevante  de  la  ciudadanía  en  la  actividad  programática  de  las 
instituciones culturales (Lafortune, 2008; Quintela, 2011). En esta dirección, destaca la 
implementación  de  estrategias  pedagógicas  como  la  Mediación  Cultural,  las  Visual 
Thinking Strategies, el Art Thinking o  la Educación Disruptiva, a partir de  las cuales se 
han  desarrollado  programas  como  Equipo  Sub21  (Centro  de  Arte  Dos  de  Mayo), 
Departamento Exotérico (MACBA), Equipo 2015‐2019 (MNCARS) o Musarañas (Museo 
Thyssen‐Bornemisza),  en  los  cuales  se  exploran  modelos  para  la  definición  de  las 
propuestas  desde  la  premisa  de  que  los  visitantes  están  al  mismo  nivel  que  los 
educadores del museo. 
En  este  contexto,  surgen  las  Metodologías  Artísticas  de  Enseñanza‐Aprendizaje,  las 
cuales  persiguen  alcanzar  una  síntesis  entre  la  producción  artística  y  la  educación, 





En  esta  línea,  se  pone  en marcha  un  proyecto  de  evaluación metodológica  de  esta 
práctica pedagógica en la Colección del Museo Ruso con una acción piloto destinada a 









de  los  procesos  artísticos  en  acciones  de  creación  colaborativa  en  contextos  de 
educación artística, promoviendo el acercamiento del visitante a la obra de arte a partir 







análisis  y  comprensión  de  los  problemas  propios  del  área  de  las  humanidades  y  las 
artes (Roldan, 2015; Wang, Coemans, Siegesmund & Hannes, 2017).  
Esta  metodología  educativa  se  caracteriza,  principalmente  por  (1)  tener  como 
instrumento  fundamental del proceso de  enseñanza‐aprendizaje  la  creación  artística 
contemporánea;  (2) el contenido estético no es  transversal al proceso de enseñanza‐




en  función  de  las  necesidades  de  aprendizaje  de  cada  participante  (Roldan,  2015; 
Roldan & Marin Viadel, 2014; Rubio Fernández, 2018). De modo que, el pensamiento y 
la praxis artística son reconocidos como estructuras conceptuales que  transforman  la 
experiencia  educativa  en  experiencia  estética,  promoviendo  la  aparición  de  nuevas 
formas  de  encuentro  con  las  artes.  No  se  trata,  pues,  de  separar  los  elementos 
semánticos  que  dan  forma  al  pensamiento  artístico  (y  sus  argumentaciones)  de  la 
experiencia artística, sino contribuir al reconocimiento de las opciones comunicativas y 
expresivas de las artes aprendiendo a interaccionar, leer y dialogar con la obra de arte 
desde  posiciones  fundamentalmente  estéticas.  Tal  y  como  señala  Eisner  (2008)  “las 


























se plantea un proyecto en torno a  la  implementación de  las metodologías educativas 
basadas  en  las  artes.  Este  centro  de  arte,  abierto  en  marzo  de  2015  y  de  gestión 
municipal, surge en el marco de  los programas de expansión  internacional que están 
llevando  a  cabo  en  los  últimos  años  algunas  importantes  instituciones  culturales 
(Centre Pompidou Málaga, Bruselas  y  Shanghái;  Louvre Abu Dubai; Victorian&Albert 
Museum Dundee; Hermitage Amsterdam). La Colección del Museo Ruso cuenta con un 
equipo  estable  de  educación  cuyas  propuestas  pedagógicas  se  enmarcan  en  un  eje 




propuesta  educativa  que  permitiera  nuevas  formas  de  encuentro  del  público  joven    
(18‐30  años)  con  el  arte  moderno,  así  como  (2)  evaluar  la  Metodología  Artística  de 
Enseñanza‐Aprendizaje  como  enfoque  pedagógico  principal  del  área  educativa  del 
centro.  Para  ello,  se  optó  por  el  diseño  de  un  taller  de  tres  días  en  el  que  los 
participantes podrían profundizar en  la exposición  temporal dedicada  a Pavel  Filonov 
(1883‐1941) a  través del encuentro  y  trabajo  con un artista actual,  Emmanuel  Lafont 
(1980).  La elección de esta exposición  y este artista  se debió a que  los  conceptos de 
creación artística de ambos autores ofrecían la oportunidad de profundizar también en 
torno  al  propio  proceso  de  aprendizaje  basado  en  las  artes.  Por  un  lado,  Filonov 
consideraba la obra de arte como un ente orgánico que se genera de forma progresiva a 
través  del  diálogo  entre  el  autor  y  los  diferentes  elementos  de  la  pieza —desde  un 
patrón  o motivo,  se  generan  progresivamente  otros  que  dirigen  el  pensamiento  y  el 
discurso del artista— (Wünsche, 2015). Del otro lado, Lafont es un autor que trabaja sin 
bocetos  ni  ideas  previas,  planteando  la  obra  directamente  a  partir  de  su  relación  y 














Por  lo  tanto,  desde  un  enfoque  pedagógico  basado  en  las  artes,  el  taller  se  define 
específicamente en torno a cuatro objetivos: (1) generar una experiencia artística en el 
público  que  les  pueda  ayudar  a  entender  los  procesos  de  creación  contemporánea;    
(2) utilizar los procesos artísticos como un medio de acceso a las obras expuestas en el 
museo;  (3)  conocer  y  experimentar  en  primera  persona  modos  de  creación 
contemporánea;  y  (4)  crear  vínculos  entre  los  visitantes  y  el  museo  a  partir  de  la 
práctica  artística.  Los  participantes,  dieciséis  personas  de  entre  20  y  37  años,  eran 
visitantes  habituales  del  centro  que  conocían  tanto  el  trabajo  de  Lafont,  como  la 
exposición en torno a la cual se articulaba la actividad.  
El taller se organizó en tres jornadas (dos horas y media cada una), en las que, en cada 
una,  se perseguía obtener y  fijar  referencias visuales a partir de  la  revisión de obras 
significativas  de  la  exposición;  explorar  técnicas  y  procedimientos  de  estimulación 
creativa usados por el artista‐mediador; crear piezas basadas en las artes para explorar 
el lenguaje de Filonov y Lafont; así como evaluar la sesión como espacio de encuentro 
con  las  artes.  Específicamente,  cada  sesión  se organizó  alrededor  de  tres  etapas  de 
trabajo: 
La primera (40 minutos), destinada a  la presentación de aspectos claves que servirían 
para  conducir  la  práctica  artística:  el  patrón,  la  focalización  y  el  símbolo.  El  primer 
concepto  sirvió para estructurar el  trabajo en  torno a  la unidad mínima de  lenguaje 






En  la segunda etapa  (40 minutos) se revisó el trabajo de ambos artistas. Por un  lado, 








gran  formato.  Se  prepararon  10  papeles  A2  que  contenían  algunas  líneas  maestras 
realizadas  previamente  por  el  artista  y  que  fueron  presentados  de  forma 
independiente. Cada participante debía ir escogiendo zonas de trabajo dentro de cada 
papel para  intervenirlas en base a  los conceptos claves expuestos previamente. En  la 
última jornada, se unió el conjunto de piezas, definiéndose una gran creación inspirada 
en la confluencia del universo de Filonov, Lafont y los participantes en el taller. 
Por  último,  la  cuarta  etapa  (30 minutos)  se  organizó  como  una  asamblea  en  la  que 
compartir  las experiencias e  ideas surgidas del trabajo gráfico. Esta dinámica también 
permitió  ir  evaluando  el  proceso  de  enseñanza‐aprendizaje  de  forma  continua, 
facilitando adaptar los ritmos y los aspectos organizativos a la particularidad del grupo. 
 
Figura  3.  Referencia  y  apropiación.  Fotoensayo  argumentativo  compuesto  por  una  cita  visual 
directa (Lafont, 2013); una fotografía del autor; y un dibujo colaborativo de alumnado 6 y E. Lafont	
La evaluación del proyecto se realizó principalmente a través de  las asambleas finales 
de  cada  sesión,  así  como  con  entrevistas  al  equipo  de  educadores  del  centro  y  la 
artista. Asimismo, se desarrolló una observación participante durante  los tres días del 
taller  en  la  que  se  recogieron  notas  escritas  y  visuales,  las  cuales  sirvieron  para 
conducir  las entrevistas  y  la valoración grupal. Cabe destacar que, dentro del marco 
metodológico del proyecto, parte de este análisis se realizó desde las Metodologías de 
Investigación Educativa Basadas en las Artes, los cuales, cuando son empleados para el 
estudio de procesos educativos en museos,  suponen  instrumentos  interesantes para 
visualizar y comprender a los protagonistas, sus interacciones y las fases de desarrollo 
de  las actividades (Roldan & Marín‐Viadel, 2014). Por  lo tanto,  las  ideas que exponen 
en el artículo como fotoensayos, no son un registro estético, ni documental, sino que 












Las  Metodologías  Artísticas  de  Educación‐Aprendizaje  se  ha  destacado  como  una 
estrategia que permite establecer modelos horizontales de acercamiento a las obras de 
arte  que  resultan  novedosos.  La  mayor  parte  de  los  participantes  en  el  proyecto 
destacaron  la originalidad de  este planteamiento,  subrayando  la potencialidad de  la 
metodología para estimular la interiorización y conexión con la exposición ya que esta 
les permitió situarse en un lugar próximo a la actividad artística. 






un mero  complemento de  la visita a  la exposición,  sino que promueve dimensionar el 
proceso  de  pedagógico  como  experiencia  estética  que  sustenta  la  contemplación  y  la 
comprensión de las obras expuestas. Concretamente, la elaboración de una pieza a partir 
del diálogo a tres voces —artista expuesto, artista‐mediador y visitante— (ver figura 5) se 
ha  destacado  como  una  estrategia  interesante  para  la  aproximación  a  los  modelos 








en  el  que  cada  participante  extrae  lo  significativo  a  partir  de  la  realización  de  unas 
operaciones estéticas compatibles con aquellas que originaron  las obras expuestas en 
la muestra temporal. 
Por  último,  este  proyecto  también  tenía  entre  sus  objetivos  evaluar  un  modelo 
pedagógico  basado  en  la  creación  estética  que  pudiera  expandirse  al  resto  de 
propuestas educativas del centro. Si bien, contar con la contratación de artistas para el 
desarrollo de este  tipo de acciones no  siempre es  viable presupuestariamente,  cabe 
destacar cómo en el centro se han desarrollado posteriormente acciones en esta línea 
metodológica  (sin  la presencia de artistas) en el programa para  familias y  los  talleres 
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